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Neste trabalho faremos um breve histórico sobre a música no teatro, dos primeiros registros à contemporaneidade. Procuramos fazer este trabalho de forma que seja possível uma maior compreensão de como o teatro vem se utilizando da música e de quanto é vasto o campo de possibilidades a ser explorado neste universo das artes. Basicamente, a utilização da Música no Teatro  

  

"Existem zonas erógenas da linguagem e da comunicação, que envolvem uma sensibilidade e uma intuição ao que está sendo criado e assistido."(Roland Bathes) 

  

É no momento em que são feitas as tragédias gregas que temos o ponto zero da música européia ocidental, apesar de termos um número bastante reduzido de documentos a respeito da prática e criação musical deste momento. Isto deve-se ao fato de as primeiras notações músicas que temos acesso datarem do século IX. 

Sendo assim, podem ser levantadas suposições acerca de como soavam essa música, mas não se pode ter certeza. Algumas informações nos chegaram através da literatura oral, canções, instrumentos. Dessa forma, o coro trágico Grego transformou-se numa espécie de símbolo da música dramática. A música do teatro Grego estabeleceu-se, assim como a Poética de Aristóteles, como base fundante da música de cena ocidental. 

É importante começar este estudo lembrando que a chamada música aplicada ou trilha sonora, é o resultado de uma tradição dos primórdios da expressão artística humana. Ela se insere numa tradição que no ocidente, já mesmo antes dos dramas gregos. 

Sabemos também que a música grega teve uma construção pelo menos tão perfeita e bem organizada como a estatuária e a poesia. Tendo sons organizados em escalas, os gregos criaram uma música psicologicamente nacional, tendo base no tetra acorde, sendo os sons extremos fixos e os internos variando de entonação. A música estava sempre ligada a poesia e a dança. Sendo assim, o compositor grego era ao mesmo tempo cantor, poeta e dançarino.  

Socialmente, a música grega tinha grande importância. Os gregos acreditavam que esta linguagem artística era um donativo especial das divindades. Os Rapsodos eram cantadores ambulantes que tocando a lira de quatro cordas, louvavam a memória dos deuses, dos heróis dos feitos nacionais. Estes entoavam os Nomoi, que eram melodias-tipo, inalteráveis, atribuídas à influências mágicas. Era dito como uma comunicação divina que somente os grandes artistas e que "recebiam" .  

Temos a música do teatro grego como base fundante da música de cena ocidental. Isto, por que, como já foi dito anteriormente, não temos registro destas práticas no período anterior às tragédias gregas. O Ditirambo foi o primeiro Nomos a ser encenado, e que a partir dele é que se desenvolveram os primeiros coros trágicos. Queriam despertar no público. Assim, se queriam despertar a ira, usavam tal modo, se queria despertar a alegria, outro modo. Essa música era chamada de Música dos Afetos, e tinha grande influência no desenrolar da tragédia, sendo usada para provocar a catarse no público. A arte clássica foi e continua sendo, sem dúvida, uma das relações de iniciação na relação dramática entre o som, imagem e palavras. 

A tragédia e a comédia ( e depois o drama) formam a base sobre a qual a arte dramática desenvolve seus conceitos e procedimentos até os nossos dias. De certa forma a história do pensamento musical desenvolveu-se em canto paralelo em relação às questões técnicas, morais, filosóficas e estéticas do teatro.  

Na prática dramático-musical, na idade Média, aos longo dos séculos treze e quatorze, eram praticados na Itália os chamados "Sacre Reppresentazioni", precussores do oratório e da ópera. Essas representações tinham lugar inicialmente nas igrejas e, ao longo do século quinze, foram se transferindo para outras localidades, como praças que ficavam de frente às igrejas.  

Essas mudanças de espaço possibilitou também a incorporação de novos artistas, da tradição popular, como de suas danças, bem como de figurinos e linguagem dramática e, obviamente, dão uma nova cara para o teatro, partindo de um outro espaço, provocando, inclusive, reflexos na ressonância das vozes e dos instrumentos.  

Um pouco diversa é a situação do teatro e da dança, que mesmo incorporando elementos de novas tecnologias , é por definição que acontece em tempos e espaços reais. Em nossos dias e ao longo da história, o teatro vem utilizando-se da música de várias maneiras, procurando ora uma neutralidade, ora uma referência sonora explícita, entre outros.  

Essa desejada "neutralidade", na maioria das vezes, procura evitar uma intervenção dispersiva ou bloqueadora, onde a linguagem sonora possa apresentar-se como a um elemento autônomo independente. Há um modo de criação e produção-eletrônico industrial, onde a trilha sonora é apenas mais uma engrenagem participante de um processo segmentado e hierarquizado. 

A música de cena coloca questões específicas que se apresentam novas relações que só podem ser abordadas em seus contextos próprios. Um compositor de cena sem um plano conceitual podem interferir de forma negativa e limitada em seu trabalho criativo. Cada espetáculo teatral deve possuir uma ou mais particularidades em sua partitura musical, em sua trilha sonora. Deve ter uma formulação musical gerada a partir de uma concepção de totalidade.Cada encenação deve criar seu próprio universo, suas próprias referências e seu próprio processo criativo. A música de cena é uma criação artística que opera em relação a outros códigos e por e para si, concebe-se e atua num conjunto de signos que caracterizam a encenação teatral. É, ainda, um poderoso meio de narrativa, resultando de um repertório específico e desenvolvido a partir de interações entre o verbal, o sonoro e o gestual, sendo que uma das características fundamentais do teatro é a capacidade de fomentar várias leituras diferenciadas, a música só tem a contribuir nesse aspecto.  

Podemos mencionar aqui, a música como meio de reforço e a música como elemento integrante, que também pela maneira utilizada, proporciona por si só, uma leitura diferenciada. Vemos através da prática que com o tempo foi surgindo uma distância entre o músico compositor e o diretor. No entanto, no século vinte, verifica-se uma inversão de rota, em relação à integração, interdisciplinaridade e dissipação das diferenciações do gênero. 

Mas é importante ressaltar que nos tempos de hoje existe um certo "amadorismo" em relação ao uso da música, onde a expressão dramática caminha longe da expressão sonora. A representação física, no teatro, envolve normalmente a expressão simultânea de diversas linha psíquicas de ação, ensejando ao espectador uma opção de enfoque e variedade no processo combinatório. Então, a música precisa andar junto do espetáculo, e isso não quer dizer, de modo algum que sirva apenas para enfatizar o que já está explícito, mas também, para provocar outras sensações implícitas e não diretas ao texto dramático. Tanto para o diretor quanto para o compositor, o ponto de partida da encenação é o texto dramático , ambos precisam encontrar, antes de mais nada, um "superobjetivo e uma linha initerrupta de ação", segundo Stanislavski, para então iniciar a transformação das palavras.  

A música de cena utiliza-se de duas signos sonoros: A realidade objetiva e a referencial. É usada para contrastar ou criar uma segunda voz paralela à peça. Reúne aspectos do imaginário, social, político e emocional da época. O teatro contemporâneo rompe uma diferenciação conceitual entre som musical e ruído. As funções principais da narrativa sonora são: Apoio, contraste e a voz paralela. Sem deixar de lado a impressão do encenador, o compositor de cena deve também ter a sua própria leitura do texto, pois isso possibilitará que ele tenha um diálogo criativo a respeito da proposta geral. O trabalho do compositor deve ser construído sob uma concepção, possuindo início, meio e fim. 

Influenciará na música de cena o espaço, tempo, a situação da trama mais importante, personagens e suas relações, referência de efeitos sonoros entre outros. Falar em música, no teatro, é falar também de Bertold Brecht, onde existe a idéia de interrupção do fluxo cênico através da música. Busca envolver o público de forma mais racional e analítica na experiência teatral. Para Brecht, a música realça o valor instrutivo, trata-se de um comentário bem dirigido que marca os pontos essenciais do texto e da ação.  

Além disso, a música serve para interrompe o texto, trazendo o público "`a realidade". O tipo de construção sonora, desconcerta, tira o espectador de dentro do teatro e o faz refletir. Mas há também outras linguagens que, diferentes de Brecht, propõem que a música procure direcionar fortemente o ponto de atenção e tensão do espectador dentro do foco. A música ao vivo em cena pode ser realizada de duas maneiras: a música realizada ao vivo e a intervenção vocal ao vivo, com um acompanhamento pré-gravado. Ela propõe uma intervenção mais direta. Pode ser focada aos eventos estruturais de cena ou servir para uma "quebra"no espetáculo. De qualquer modo, deve ter coerência e ser bem definida com a linguagem a que se propõe. A música ao vivo, naturalmente, é mais envolvente, uma vez que se integram público e platéia e os instrumentos estão sendo executados visivelmente. No entanto, a música não serve como efeito de "embalar"o público em uma história, pois ele reconhece a fonte e a natureza do emissor, ali, presente.  

A música previamente gravada proporciona uma emissão menos reconhecível e um envolvimento acústico mais neutro do espectador, que não se vê preso a um ponto visual de emissão sonora. A música está no teatro como que, num estado dialógico, e não complementar.  

A música no teatro, pode ser utilizada de diferentes formas, mas todas devem propor uma linguagem própria e sobretudo definida. A intenção deste trabalho é que se possa, através dele, analisar a utilização da música hoje. Por isso, optamos pela não escolha de uma única estética. Enfim, cabe-nos pensar em alguns parâmetros que envolvem a música, principalmente, em se tratando da ''modernidade", onde surgem várias linguagens e poucas regras.  
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